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El autor W.J.H.B. Sandberg mencionó que: "Great artists by sorne hidden direction
assemble where life is most intense, where a new world is about to be born. They come together
to shape a new world." Entre 1936 y 1939, las circunstancias de la vida intensa, difícil, y trágica
eran frecuentes en España. Antes de 1936, España había experimentado diferentes sistemas
gubernamentales y líderes políticos, de la Primera República, para el restablecimiento de Alfonso
XII como rey, a la Segunda República, que comenzó en 1931. Esta Segunda República fue un
gobierno más liberal que la monarquía anterior, y los gobernantes establecieron nuevas libertades
y derechos para sus ciudadanos, incluyendo el dar a las mujeres el derecho al voto. Sólo cinco
años después, los ideales de este sistema político fueron desafiadas violenta y agresivamente, y
se formó la división de España en dos partidos políticos principales entre los Nacionales
conservadores y los Republicanos liberales (Thomas 2001).
A partir de 1936, los Nacionales dirigidos por el general Francisco Franco, un dictador
militar, amenazaron con tomar el control de España y suprimir las libertades que la Segunda
República habían establecido. Los Nacionales creían en volver a los valores morales del pasado,
basados en gran parte en el catolicismo, y no apoyaban ni la libertad de expresión ni la
creatividad de muchos republicanos lo harán. La brecha entre estos dos partidos políticos se
adentró mucho más profunda que simplemente en la política, rompió amistades, vecinos e
incluso familias. Tanto los nacionales como los republicanos eran extremadamente violentos y
ejecutaron a quienes se oponían a sus puntos de vista sin misericordia. Alrededor de medio
millón de personas murió durante la guerra y cientos de miles más fueron ejecutados por ambos
bandos (Thomas 2001).
Los artistas españoles que vivieron antes y durante este período fueron testigos de estas
atrocidades y tenían que expresar su desacuerdo e incluso tormento personal a través de la
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guerra mediante su arte. La forma de arte del surrealismo tuvo un papel importante en las obras
de Pablo Picasso, Salvador Dalí y Joan Miró al retratar la guerra civil española a través del
discurso visual. El surrealismo puede ser brevemente descrito como "de vanguardia" ya que las
obras de este movimiento creadas con imaginación y yuxtaposiciones sorprendentes a menudo se
atribuyen al inconsciente (Durozoi 2002). Las obras de estos tres artistas retratan aspectos de la
guerra en formas no realistas: por ejemplo, las figuras preocupantemente distorsionadas y usos
inusuales de color. Las tres obras que se estudian a continuación son Naturaleza muerta con

zapato viejo (193 7) de Joan Miró, Guernica (193 7) de Pablo Picasso, y La construcción blanda
con judías hervidas (Premonición de la Guerra Civil) (1936) de Salvador Dalí.
El propósito de este estudio es explorar la conexión entre las teorías sobre las imágenes,
específicamente las pinturas, la representación visual tangible y visible, y sus funciones dentro
del mundo real en el contexto social y político, tal como la guerra. ¿Cómo es la guerra civil
española retratada a través del arte de Salvador Dalí, Pablo Picasso y Joan Miró? Sus obras están
sustentadas en los conceptos del surrealismo e incluyen elementos de arte abstracto. Exploraré y
analizaré la función y el razonamiento detrás de esta estética, así como las propias pinturas. En
este sentido, indagaré en el papel que el surrealismo y el arte abstracto juegan dentro de los tres
cuadros específicos de la representación visual de la tragedia de la guerra y el sufrimiento
humano durante la Guerra Civil española.
Además de contribuir con las descripciones de estas pinturas, en términos de estética y
estilo, las teorías sobre las artes visuales, tales como los estudios realizados por W.J.T. Mitchell,

Teoría de la Imagen, Iconología, y Qué quieren las fotos? me van a ayudar a que se impliquen la
estética múltiple y los diversos significados sociales que estas pinturas ofrecen. Teoría de la

Imagen es un libro sobre la esencia o naturaleza de la representación visual, las funciones de la
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imagen, y su efecto en los espectadores, el mundo, y el futuro. La alfabetización visual es más
compleja de lo que muchos creen, e incluso puede tener todo un lenguaje propio (Burmark).
Como parte del "giro de la imagen", Mitchell hace hincapié en la complejidad de la cultura
visual, e insta a los estudiosos y observadores a examinar esta complejidad con una mirada fresca
y curiosa. La aplicación de los conceptos discutidos en Teoría de la Jmágen y ¿Qué quieren las

fotos ?, también por W .J.T. Mitchell, así como los movimientos artísticos y el concepto de
surrealismo en estas tres obras específicas pueden dar una visión o idea única sobre estas
respuestas ümovadoras, diferentes y, a menudo inquietante sobre las tragedias de la guerra civil
española.
En 1924, el concepto de "surrealismo" fue creado y publicado por Anch·é Breton en su
obra, "El Manifiesto Surrealista". A él ya a otros intelectuales que desarrollaron el movimiento,
el surrealismo no era un cuerpo de trabajo o el estilo categórico, que era mucho más fluido y no
podía ser definido por la razón (Runyon) . Políticamente, el surrealismo fue considerado
trotskista, comunista y anarquista, ideologías éstas seguidas por muchos republicanos durante la
Guerra Civil española. Los republicanos, como se mencionó anteriormente, creían en la libertad
de expresión, y ésta en el surrealismo se refiere al lenguaje de los sueños, o la representación de
paisajes oníricos que interrumpen el flujo de la conciencia o la vida de vigilia. El arte surrealista
fue una representación visual de estos sueños y del subconsciente de lo invisible; fue liberarse de
las limitaciones racionales y la organización formal , permitiendo que el subconsciente se
expresase libremente sin ningún tipo de filtros. Esta " verdadera" y "pura" expresión del
subconsciente, en teoría, producía imágenes más convincentes y más profundas en la psique y
experiencia humana (Runyon).
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Aunque la teoría del surrealismo ha sido articulada y publicada, los artistas se han
acercado y han utilizado las ideas detrás de la teoría de diferentes maneras. Joan Miró pintó
muchas obras abstractas, con objetos desconocidos o desfigurados, y con el uso inusual de
colores y materiales atípicos. Pablo Picasso también pintó lo que puede considerarse obras
abstractas, para "radicalizar la imagen de la figura humana" con su uso del cubismo. Salvador
Dalí, por el contrario, yuxtapone objetos sorprendentes o motivos juntos en una obra de arte, que
impactaban a los observadores. Pintó estos objetos y motivos de sus propios sueños y fantasías
eróticas, con ello exhibe una de las principales teorías del sunealismo (Runyon). A pesar de
estos diferentes enfoques surrealistas, estos tres artistas produjeron obras sorprendentes e
inesperadas que desafiaban con anterioridad modos racionales de interpretación de las imágenes
y los espectadores se veían obligados a reflexionar sobre la naturaleza y los efectos de las
imágenes de una forma completamente nueva.
W.J.T. Mitchell, profesor de inglés e historia del arte en la Universidad de Chicago y
editor de una revista interdisciplinaria denominada Critica! Inquiry, ha publicado muchos libros
en las últimas décadas sobre las teorías de las imágenes y las representaciones visuales de estas
imágenes, como los cuadros, quieres decir?. Tres de sus publicaciones empleadas para este
estudio son Iconología (1987), Teoría de la Imagen (1994) y ¿Qué quieren las fotos? (2005)
(Mitchell 2007). Mitchell plantea preguntas relevantes, reflexivas y cargadas como: "¿Qué es
una imagen?", "¿Cuál es la diferencia entre las imágenes y las palabras?", y "¿Por qué es
importante estudiar las imágenes?". Estas preguntas pueden crear debates sobre el valor social,
político o cultural de las imágenes y su efecto, mientras que vuelven a examinar la naturaleza
propia de las imágenes. La expresión como se explica en la teoría de la imagen y abrazado por el
surrealismo es descrita por Mitchell como un acto de ventriloquia, expresando una elocuencia no

S
verbal y visual. Esta elocuencia verbal sugiere que las imágenes y las pinturas tienen una voz
propia. La expresión literal "expresión" de las personas, ideas, o nan·aciones en las pinturas es
de importancia secundaria, mientras la pintura de la "invisible" es mucho más importante
(Iconología 1987). En el pasado, la naturaleza de las imágenes se pensaba que era más concreta
y definible. Mitchell no está de acuerdo y hace hincapié en la complejidad de la alfabetización
visual, y la idea de que las imágenes no son necesariamente las ventanas a la realidad, sino
representaciones que pueden distorsionar y "decir más de lo que pensamos."
La naturaleza de las imágenes se discute más detalladamente en Teoría de Imagen (1994)
en la que Mitchell reitera la importancia de examinar de nuevo la ideología, es decir, la función
detrás de las imágenes y sus representaciones visuales. El nuevo enfoque y la investigación
sobre las imágenes y sus representaciones visuales, fotos y pinturas, conocidas como "el giro de
la imagen", con el objetivo principal de investigar la relación entre imágenes y pinturas, con la
fundación discutida previamente de la naturaleza de las imágenes en iconología. El giro de la
imagen se define por Mitchell como "un redescubrimiento postlinguistico o postsemiotico de la
imagen como una compleja interacción entre lo visual, el aparato, las instituciones, el discurso,
los cuerpos, y figuralidad" (Mitchell 1995). Es básicamente un intento de volver a examinar la
importancia de la alfabetización visual en términos sociales y políticos teniendo en cuenta la
importancia del espectador. Los seres humanos, los espectadores, están constantemente
bombardeados con imágenes y pinturas, y muchos de ellos son inconscientes de ello - como
señala Mitchell, "consumen comida rápida para los ojos". El giro de la imagen fomenta miradas
secundarias y terciarias, más contemplación de la naturaleza de las imágenes y reflexiones del
número infinito de sentido que nos pueden estar emitiendo de nuevo a nosotros (Gmnstad y
Vagnes 2006). En un sentido más amplio y general, el giro de la imagen examina los efectos que
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las imágenes y las pinturas tienen sobre puntos de vista y sobre el mundo, así como las
implicaciones futuras que puedan tener.
En Iconolog ía, Mitchell cuestiona la naturaleza misma de las imágenes, así como la
relación entre imágenes y palabras. En primer lugar, es importante establecer la diferencia entre
las imágenes, fotos, pinturas, u otras obras de arte: son las representaciones tangibles Yvisuales
de las imágenes. Aunque Mitchelllimita las imágenes mentales a la psicología Y epistemología,
hay una conexión entre los sueños, el conocimiento y las ideas, y el arte, especialmente en el
contexto del surrealismo. Por lo tanto, las familias de las imágenes enfocadas en este estudio de
las obras de los tres pintores españoles son gráficas y mentales (Mitchell 1984). Según Mitchell,
las imágenes en general son como "actores en un escenario histórico" con aparentemente su
propio idioma y el significado separado de un reino puramente textual. Iconología es el término
utilizado para describir a esta retórica de las imágenes, y en Iconología y sus otras obras,
Mitchell tiene el objetivo de explorar e interpretar lo que dicen las imágenes, ya sea persuadir,
describir, o algo diferente, especialmente en términos sociales o políticos.
Un enfoque más selectivo de este giro de la imagen y el desan·ollo de las teorías de la
imagen aún más, Mitchell analiza la naturaleza de las imágenes políticas y, más importante, la
"vida" y poder de las imágenes. Afinna que no sólo las imágenes tienen su propio lenguaje, sino
que en realidad pueden "hablar" por sí mismas. Como Thieny de Duve, autor del Nominalismo
Pictórico dijo: "Una parte importante del ' psicoanálisis' de una pintura se lleva a cabo por la

propia pintura." Una pintura que transmite su propio metalenguaje que se conoce como un
metapintura, y Mitchell distingue entre tres diferentes tipos de metapinturas en Teoría de la
Imagen. El tercer tipo de metapintura, se detalla en las imágenes dialécticas, se considera multi-

estable y es descrito por Mitchell con ejemplos como el "pato-conejo" de Joseph Jastrow y Las
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Meninas de Velázquez. Este tipo de metapintura es una imagen enmarcada no dentro de otra
imagen, pero dentro de un discurso; la imagen multi-estables puede prestarse a diferentes
interpretaciones o lecturas de la misma imagen. Basándose en el concepto de que el espectador
destacado en "el giro de la imagen", este tercer tipo de metapintura depende de la autoreferencia, así como el "auto-conocimiento" de la propia imagen. El hecho de que una imagen se
pueda ser interpretada de varias maneras diferentes- se trata de un pato o un conejo?- se basa
también en el yo del observador, literalmente la posición del observador o la identidad
complicada ideológica del observador.
El concepto de surrealismo y las teorías sobre iconología, metapintura, y el giro de la
imagen se pueden aplicar a tres obras de pintores españoles durante la Guerra Civil española,
Naturaleza muerta con zapato viejo (1937) de Joan Miró, Guernica (1937) de Pablo Picasso y
Construcción blanda con judías hervidas (Premonición de la Guerra Civil) (1936) de Salvador

Dalí. Estas pinturas se analizarán no sólo como representaciones abstractas de la Guerra Civil
española, que expresan "lo invisible" o "lo inimaginable", sino también como el tercer tipo de
metapintura, el metapintura multiestable, que puede explorarse en lo que nos dicen acerca de
ellos mismos y las lecturas múltiples extraídas de ellos.
El primer artista, Joan Miró, nació en Barcelona en 1893, en una época conocida como
"La Restauración" en España (Biography 2012). Este período en la historia española comenzó en
1874 después de que la Primera República terminara con el golpe de Estado y el restablecimiento
de Alfonso XII como rey (Thomas 2011). La agitación política en España seguirá crecer como
Miró se convirtió en un adulto y la monarquía empezó a descomponerse. De manera análoga,
Miró experimentó un colapso mental y físico a una edad temprana, lo suficientemente grave
como para mudarse a la finca de su padre y asistir a una escuela de arte en Barcelona, donde fu e
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apadrinado por un hombre llamado Francisco Galí. Las influencias de Galí resultaron ser de
larga duración en las obras de Miró, en particular sobre la disposición espacial y la calidad de los
objetos, y las expuso en escuelas de arte moderno (Biography 2012).
El arte de Miró pasó por muchos períodos distintivos antes de que la Guerra Civil
española comenzara, mientras jugaba con los diferentes aspectos del arte y la experimentación
del color, la forma, y otros medios. Sin embargo, alrededor de los años trienta, cuando el
conflicto político empieza a crecer en España, el estado mental de Miró y en consecuencia su
trabajo, dieron un giro dramático y negativo. Parece que los acontecimientos políticos en España
le afectaron profundamente. En una entrevista en 1931, afim1ó que "lo único que me queda claro
es que tengo la intención de destruir, destruir todo lo que existe en la pintura." Este lenguaje
violento y agresivo en la mitad de vida y el principal medio de expresión se refleja en la
violencia y la agresión que está ocurriendo en su país natal. Como su país comenzó a destruirse
a sí mismo desde dentro, Miró comenzó a "asesinar" la pintura usando métodos poco ortodoxos y
herramientas, así como los sujetos vivos y agresivos en sus pinturas (Umland 2008).
En 1936, el levantamiento de los nacionales dirigidos por el general Franco se inició en
toda España, y sus ejércitos empezaron a tomar el control de ciudades como Sevilla y Toledo con
la violencia y la opresión. La guerra civil española había comenzado oficialmente, y muchas
familias fueron separadas, desplazadas a otros países, o sufrieron una gran pérdida a manos del
bando contrario. La familia de Miró no fue la excepción, sus puntos de vista liberales
republicanos obligaron a Miró a abandonar su país natal también. En 193 7, respondió a las
condiciones externas que detestaba y no podía controlar con una pintura titulada Naturaleza

muerta con zapato viejo (USA Today 1993).
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Los elementos de la abstracción están presentes en el uso de colores mordaces Y ácidos,
así como objetos distorsionados y desfigurados como temas de la pintura. Los objetos en la
pintura son un zapato viejo y desatado, un tenedor pegado directamente en una manzana, una
botella de ginebra rodeada de periódicos rasgados, y media barra de pan (Danto 1987). A pesar
de que cada uno de estos objetos mundanos es reconocible, cada uno se retrata de fmma un poco
irreal, como "una caricatura buena", con algunas partes agrandadas o desfiguradas (Danto 1987).
La idea de Miró del realismo no era el realismo fotográfico, sino uno tratado con la "realidad
profunda Y fascinante" (Umland 2008). Cada objeto, pintado en tonos amarillos, verdes, rojos y
negros, está rodeado de sombras negras extrañamente oscuras. El resto de los objetos se tienden
sobre una mesa en frente de un telón de fondo con los mismos colores y formas desfiguradas
acerbas, de forma libre, por lo que los objetos y el fondo parecen fluir dentro y fuera de sí y casi
se mezclan. Este estilo de forma libre es característico del automatismo empleado por los
surrealistas.
Si un extraño ve la pintura y se le interroga acerca de cualquier contexto del mundo real o
eventos que simbolizan, lo más probable es que el espectador no conecte este cuadro con la
Guerra Civil española. Sin embargo, a pesar de su menor referencia obvia a este evento en
particular en la historia, un espectador puede reflexionar sobre el tono o estado de ánimo
adjuntes a esta pintura. La desfiguración y las sombras negras implican oscuridad y tristeza. Los
colores acerbos y duros de color rojo, amarillo y verde, así como las sombras negras contrastan
con una sensación de "final alucinógeno" (Adams 2011). Miró declaró que se sentía paralizado
por los acontecimientos que sucedían a su alrededor; que le aterraban de una manera que
difícilmente se pudiere imaginar. Tenía la esperanza de lograr una "bofetada en la cara" efecto
cuando los espectadores vieran posprimera ver este trabajo, con la esperanza de que entonces
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puedan comenzar las reflexiones (Umland 2008). Esto es exactamente lo que fomenta a Mitchell
en el giro de la imagen: contemplaciones secundarias y terciarias de las pinturas que revelan
puntos de vista previamente pasados por alto.
De acuerdo a los conceptos señalados en Iconología de Mitchell, las imágenes pueden
revelar "lo invisible", y a menudo estas iluminaciones invisibles son las que producen imágenes
tan poderosas. Esto crea un sinfín de preguntas sin respuestas tangibles. ¿A quién pertenecen
estos objetos? Pueden pertenecer a cualquier persona común. El pan, los zapatos, y los
tenedores son los objetos utilizados por la gente todos los días, pero ¿dónde ha ido esta persona?
Las sombras negras que rodean a estos objetos relacionables no presagian nada bueno Y
provocan una sensación de muerte. ¿Lo que le ha sucedido a la persona que fue propietario de
estos objetos? El tenedor es apuñalado violentamente en la manzana, y el zapato se desató
desordenadamente. La escena parece rápida pero todavía estancada. Estas preguntas Y las
ubicaciones de los objetos en la pintura provocan malestar y confusión, porque nos parece que no
se puede averiguar las respuestas. Esto es precisamente lo que fomenta a Mitchell, denegación
de las descripciones de la superficie como la colocación de los objetos, y la aceptación de la falta
de explicación categórica.
Además, la capacidad de la pintura como un metapintura produce contemplaciones
adicionales. Las sombras pueden crear formas en sí mismas, la creación de sujetos en el espacio
negativo de la pintura. Lo fantasmal de la representación de estas imágenes nos deja con ganas
de más. ¿Qué quiere este cuadro de nosotros? Tal vez simplemente nos quiere hacer preguntas
sobre la esencia de los objetos representados, o tal vez quiere que sentemos la tensión y la
condenación que Miró y el resto de España sentía en el año 1937, cuando las tragedias de la
guerra civil española fueron en aumento. El hecho de que no podamos lograr respuestas

-
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satisfactorias a estas preguntas se dirige a la capacidad de esta pintura para funcionar como una
metapintura multiestable y deja a los espectadores ponderando la naturaleza de los sentimientos
provocados.
El lunes, 27 de abril 1937, un año después del comienzo oficial de la guerra civil
española, un pequeño pueblo de España llamado Guernica fue bombardeado para "dar ejemplo"
del tipo de destrucción del que las fuerzas armadas de Alemania eran capaz. Considerado como
un "ensayo general" para los conflictos en el futuro, este pueblo civil fue envuelto en llamas
mientras los soldados vascos trataron de recoger los cuerpos carbonizados de las víctimas. Esta
fue la primera vez en la historia en la que se bombardeo a la población civil por vía aérea,
incluso antes de la Segunda Guerra Mundial. Un relato íntimo y personal por un reportero de un
periódico australiano llamado Noel Monks hace que el evento sea aún más escalofriante.
"! was thefirst corresponden! to reach Guernica, and was immediately pressed into

service by so me Basque soldiers collecting charred bodies that the jlames had passed o ver.
Some ofthe soldiers were sobbing like children ... the smell ofburning humanjlesh was
nauseating. Houses were collapsing into the inferno" (Ray 2006).
A diferencia de Naturaleza muerta de zapato viejo de Joan Miro, el Guernica de Picasso,
como su título lo muestra, lleva el nombre de un evento específico que ocurrió durante la Guerra
Civil española. Guernica ha sido ampliamente analizado por los historiadores de arte y otros
expertos, desmontado y reconstruido en sentido figurado y metafórico en formas innumerables, Y
se aplica a las distintas teorías. Por lo tanto, muchas interpretaciones de esta obra, incluyendo el
significado de la estética, los temas y el estilo, ya están disponibles. Sin embargo, como W.J.T.
Mitchell indica, estos tipos tradicionales de análisis hacen que la pintura sea demasiado
"pensable". Algunos dividen la pintura en secciones, llamando a la composición de un "tríptico",
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y algunos dicen que una figura desmembrada con una flor en su mano es un símbolo de
esperanza (Sandburg 1960). Ninguno de estos análisis están equivocados y ni son correctos,
correcto o incorrecto es simplemente irrelevante en el contexto de la teoría de la imagen. Como
Pablo Picasso afirma,

"Todo el mundo quiere comprender la pintura .. .comprendan sobre todo que el artista
obra por necesidad ... Quienes intentan interpretar un cuadro, casi siempre se equivocan "
(Cañellas 2004)
Como era la primera vez en la historia en la que se bombardea a la población civil por vía
aérea con el fin de "enviar un mensaje" a los civiles, este evento debía haber sido "impensable".
Este tipo de tragedia muestra un ejemplo amenazante y violento en una ciudad inocente durante
tiempos de guerra que conmocionó a España y al resto del mundo, sobre todo a Picasso. El
consideraba hacer una declaración política obviamente con este trabajo pero las fuentes dicen
que él se decidió finalmente por una más "universal, declaración del mito" (Brunner 2001).
¿Cuál es esta universal, declaración mítica que esta pintura hace? Es difícil procesar esta
tragedia, el primer evento de su tipo, con la literatura o las pinturas tradicionales. Algo como
esto nunca había sucedido antes; la pintura está casi más allá de la interpretación, el uso de
símbolos, y abiertas declaraciones políticas.
A través del análisis de los elementos abstractos o surrealistas de este trabajo, está claro
que el Guernica implica "salir de la realidad visual" (Sandberg 1960). Al ver esta pintura, los
sujetos reconocibles de los acontecimientos que ocurrieron en Guernica muestran con rostros con
bocas abiertas como si estuvieran gritando, y las espadas rotas en el suelo. Nosotros como
espectadores asumimos que las bocas están abiertas en un grito porque podemos asociarnos Y
relacionarnos con estas expresiones. Sin embargo, el resto de la pintura es muy ambigua Y es
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muy confusa. La "realidad" visual como la conocemos y las imágenes de la fonna en que las
percibimos, las cosas reconocibles con nuestros propios ojos, no se encuentran en esta pintura.
Menos influenciado por los elementos específicos del surrealismo y más por las ideas y el flujo
de inconsciente que los surrealistas apoyan, Picasso pintó una obra que parece estar conectada
entre diversos dominios. El Guernica rompe las formas y por lo tanto quiebra métodos
convencionales de interpretación; ya que los sun·ealistas querían explorar lo desconocido, Y
Picasso representó un evento que era inconcebible. Las yuxtaposiciones sorprendentes Y la
desfiguración, como el caballo con un cañón en su boca, ayudan en esta mezcla de "real" Y no
real, lo que contribuye al efecto místico y al efecto de aprensión de esta pintura.
El tamaño de la propia pintura, 3.493 metros por 7.766 metros, exige una mayor atención
cuando se ve en persona (Cañellas 2004). Es como si la pintura estuviera gritando a los
espectadores. Después de Guernica, la violencia escaló hasta que 365.000 víctimas fueron
reclamadas en la guerra (Thomas 2001). Según el autor W.J.H.B. Sandberg, "sólo unos pocos se
dan cuenta que el Guernica es el preludio de una masacre en una escala mucho más grande." La
gran escala de la pintura y los temas contenidos dentro de la pintura anticipan el futuro de
violencia en una escala mucho más grande. Además, Neil Hurley en "La meditación de

'Guernica' de Picasso" de La Teología de Hoy, denomina al Guernica una "severa" obra de arte.
Lo que hace que la pintura severa podría ser el hecho de que no es realista como
tradicionalmente concebimos al realismo, o el hecho de que retrata en fom1a muy realista o con
precisión las emociones intensas de la época y la naturaleza inconcebible de este evento.
Desde la perspectiva de la Teoría de Imagen, ¿puede haber una "mala" interpretación del
Guemica? Si la función de una pintura es decir algo acerca de la pintura misma, a continuación,
Picasso no puede hablar de la imagen que él creó. Las metapinturas son auto-reflexivas; tienen
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la capacidad de hacer mirar hacia atrás al espectador, nos dicen algo sobre la naturaleza de las
imágenes y fotografías en general. El Guernica obviamente evoca mucho de una gran cantidad
de espectadores diferentes porque sigue siendo uno de los cuadros más famosos de todos los
tiempos. ¿Qué quiere del espectador? ¿Quiere que nosotros simplemente recordemos, o
recordemos los sentimientos que nos da? ¿Quiere que identificamos con sentimientos
específicos como el miedo y el sufrimiento? W.J.T. Mitchell sugiere con el giro de la imagen
que es importante alejarse del análisis típico de la fom1a, el estilo y la profundidad, y Picasso, ya
sea intencionadamente o no, ha ayudado en este sentido. Es imposible saber lo que es el fondo y
la estructura tridimensional de las personas, animales, y su ubicación. "Por lo tanto el espacio se
vuelve ambiguo, dentro de lo irreal, y fuera al mismo tiempo" (Sandburg 1960).
El evento de Guemica cambió las vidas no sólo de aquellos que sufrieron, e inocentes en
el futuro, que sufrieron por la violencia en el curso de la guerra. El evento en Guemica era
impensable, como es el Guernica de Picasso. No podemos asumir que algo es la verdad absoluta
acerca de la pintura del Guernica y sus representaciones y simbolismos; de hacerlo sería negar su
deseo como una imagen auto-reflexiva que deja a los espectadores cuestionando su naturaleza Y
cómo y por qué nos afecta en la manera poderosa que lo hace. La pintura parece dejar a los
espectadores con ganas de más; incluso las figuras parecen estar en movimiento, a punto de
•

1

saltar de la página. Hay un sentimiento perpetuo en esta pintura, y como W.J.T. Mitchell sugiere
con el giro de la imagen, merece de contemplaciones secundarias y terciarias, e incluso infinitas
en este caso. El tercer tipo de metapintura explorado por W.J.T. Mitchell es exhibida por

Guernica en que puede ser considerada como una imagen multiestable, revelando algo nuevo
cada vez que se considera. Al negarse a limitarse a los hechos visibles y los análisis
tradicionales, estas nuevas "iluminaciones" pueden ser liberado (2006 Mitchell).

!_
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Las iluminaciones liberadas en cuadros como el Guernica incluso pueden ser una
sorpresa para los propios artistas. Como Salvador Dalí, uno de los pintores surrealistas más
fascinantes, afirmó: "Sólo porque no sé el significado de mi arte, no significa que no tiene
significado." La construcción blanda con judías hervidas (Premonición de la guerra civil) fue
creada por Dalí en 1936, antes de que la guerra civil española comenzara oficialmente. En la
moda surrealista , Dalí señala que "abrazaba a sus visiones de pesadilla", lo que le permitió a su
inconsciente representar conscientemente sobre lienzo los horrores que previeron en el futuro
inmediato de España (Philadelphia Museum of Art 2000).
Gran parte de esta pintura se ha discutido como una obra maestra surrealista, y vale la
pena mencionarlo brevemente. Los historiadores y críticos de arte han descrito esta obra como
una "visión salvaje de su país como una figura de la descomposición de rasgarse, una figura que
domina la mutación de su entorno" (Philadelphia Museum of Art 2000). Estas "visiones" son
características del concepto del surrealismo. Sin embargo, ¿estas visiones están realmente tan
lejanas de la realidad? El flujo de los pensamientos inconscientes y la estética abstracta aporta
mucho más que una imagen de un cuerpo en descomposición. Dalí tenía razón en su presagio
del conflicto por venir; había violencia y guerra en el futuro de España. Aunque la figura
dominante en esta pintura se encuentra mutada y al parecer sí se separa, la expresión facial en la
cabeza de la figura transmite el dolor y el miedo; sentimientos con los que muchos españoles
podían relacionarse durante esta época. Había sentimientos de miedo, porque como los
acontecimientos de la guerra civil española todavía no habían ocurrido, nadie podía especular
sobre lo que se avecinaba. Era incomprensible e inimaginable.
Dalí, sin embargo, imaginaba muchas cosas sobre el conflicto que estaba creciendo en
España y la posibilidad de una guerra. Su opinión y sus sentimientos sobre la situación de

16

España se ha verbalizaba en declaraciones que hizo sobre la pintura. Indicó el "delirio de autoestrangulamiento" presente en su obra, y comentó varias veces sobre su odio por la inhumanidad
y la destrucción (Barcelona & Modernito 2006). La guerra civil española fue particularmente
horrible porque España se estaba luchando contra sí misma. Muchos hern1anos se tomaron
violentos contra sus hermanos mientras el país fuera destruido desde dentro. Esta idea se puede
representar por la figura del mutante. Está estrangulando partes de sí mismo, sin embargo,
haciendo una mueca de dolor, se muestra a un tiempo la causa de la violencia y la víctima, lo que
ref1eja las condiciones en España. Simplemente porque la figura no representa las partes del
cuerpo proporcional o conexo, no significa que no es una representación realista de los terrores
de la guerra civil española. Dalí imaginó terrores futuros a los que España se enfrentaría, Y los
miembros de conexión de la figura sugieren un tonnento sin fin. La dictadura de Franco duró
décadas, y las ramificaciones de su reinado todavía resuenan en la sociedad y la economía de
España de hoy.
Aunque Dalí y otros han tenido opiniones e interpretaciones acerca de la Construcción

blanda con judías hervidas y su conexión con la guerra civil española, gran parte de la
significación de esta pintura puede ser liberada analizando el papel del espectador, como W.J.T.
Mitchell sugiere con el giro de la imagen. Las interpretaciones que otros hacen son una fuente
de interpretación de sí mismos con respecto a este cuadro como una metapintura. Lo
defamiliarizado de Construcción blanda con judías hervidas es característico del efecto de la
multiestabilidad de una metapintura. Cada contemplación o meditación de la pintura por un
espectador puede producir una reacción diferente. "Desaprendiendo" el conocimiento previo Y
los prejuicios acerca de los acontecimientos que rodearon la pintura y los elementos surrealistas
mencionados anteriormente, pueden lograr una nueva perspectiva. La pintura tiene una
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complejidad impresionante que no puede ser deconstruida, y tal vez no está destinado a ser. Por
ejemplo, la pequeña caja de color marrón en el centro nunca ha sido comentada por Dalí y sigue
siendo un misterio. ¿Qué representa? ¿Al igual que la caja de Pandora, podría representar
terrores desconocidos que podrían propagarse a cabo en la escena si se abre? ¿Es simplemente un
apoyo para las partes del cuerpo desfigurado? Aplicando Teoría de Imagen, el significado de
esta pintura es que no puede ser fácilmente interpretada. El poder de esta obra reside en su
capacidad para captar al espectador y dejarlo con preguntas sin respuesta. Los españoles se
quedaron con un montón de preguntas sin respuesta antes de la guerra civil española, sin darse
cuenta de la destrucción a la que se enfrentaría el país en los próximos años. Por lo tanto, esta
pintura resuena en un nivel realista de modo abstracto.
Estos tres cuadros, Naturaleza muerta con zapato viejo, Guernica, y Construcción blanda

con judías hervidas, parecen desear la ambigüedad. Todos los artistas españoles han
permanecido relativamente tranquilos sobre unos significados específicos o interpretaciones
detrás de su trabajo, y como ninguno de estos son fotográficamente realistas, tenemos que hacer
nuestras propias mediciones y observaciones sobre sus trabajos. En el pasado, las imágenes
habían sido consideradas como portales hacia la realidad, pero en los tiempos modernos que se
pueden considerar desde una perspectiva contraria, casi una distorsión de la realidad, o una
distorsión de lo que consideramos la realidad. Distorsionando la realidad, la abstracción puede
revelar nuevos conocimientos, interpretaciones, e incluso verdades, sobre acontecimientos,
opiniones, pensamientos y emociones.
Gran parte de la digestión de las imágenes es inconsciente. No nos damos cuenta de qué
cómo o por qué nuestra mente procesa ciertas imágenes de la manera que lo hace . El giro de la
imagen insta a los espectadores a tomar un segundo y tercero vistazo en estas imágenes que
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pasan por nuestros ojos con tanta rapidez; sin embargo, el smTealismo alienta el automatismo,
pinta sin intención 0 pensamiento consciente. ¿Puede la cuestión de la imagen tener una
respuesta completa? No lo parece. Los seres humanos son criaturas subjetivas, por lo que
cualquier interpretación no es objetiva e incluye la interpretación de la interpretación. W.J. T.
Mitchell se pregunta, ¿qué quieren las imágenes? Lo que parecen querer o desear es seguir
siendo ambiguas para perpetuar las cuestiones relativas a su función, significado, valor y efectos.
La cuestión de "lo que es una imagen, o lo que es el poder de una imagen" nunca tendrá una
respuesta en su totalidad. Sin embargo, es evidente que las pinturas e imágenes desean continuar
desconcertando a los espectadores y teóricos de todo el mundo, como las lecturas e
interpretaciones innumerables que son expulsadas y consideradas.
Estas tres obras son más que reflexiones sobre los trágicos acontecimientos políticos y la
guerra civil que ocurrían en España, son reflexiones sobre la esencia de las imágenes y pinturas.
Ellas "se muestran con el fin de conocerse a sí mismas", preguntando "¿qué soy yo?", la
respuesta depende del observador que hace las mismas preguntas. Estas tres pinturas podrían ser
pinturas sobre la brecha entre las palabras y las imágenes, no simplemente una imagen que
representa algo. La auto-reflexividad de estas tres pinturas, la manera de ser de estas imágenes
de "hablamos", atraen espectadores, y requieren una profunda reflexión de las interpretaciones
que hacemos sobre ellas. Estas tres metapinturas y sus efectos y funciones como tales, tienen el
poder de migrar a través del tiempo y entre culturas, transformando sentimientos, emociones y
acontecimientos "inconcebibles" o "inimaginables" en imágenes perpetuas. Incluso si estas
propias pinturas fueron destruidas, las imágenes no pueden ser destruidas, por lo que los
mensajes y los sentimientos provocados en estas pinturas siguen resonando infinitamente con los
espectadores de todo el mundo.
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